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Ayuntamiento de Valladolid Museo de Arte Contempordneo Espas

NOTA DE PRENSA

Obras de Fermin Aguayo, Andreu Alfaro, Eduardo Arroyo, Txomin Badiola, Miquel
Barcelo, Miguel Angel Campano, Francisco Farreras, Juan Genovés, o Manolo Valdés.

EL MUSEO PATIO HERRERIANO PRESENTA UNA
EXPOSICION CON UNA SELECCION DE OBRAS
ADQUIRIDAS POR LA COLECCION DEL MUSEO,
EN LOS TRES PRIMEROS ANOS DE ARCO.

La Sala 8 del MUSEO PATIO HERRERIANO DE VALLADOLID, presenta hoy jueves dia
14 de febrero y hasta el 5 de mayo de 2019, la exposicion ARCO Y LA COLECCION DEL
MUSEO.

Bajo el titulo Arco y la Coleccion del Museo, se muestran una seleccion de 11 obras de
10 artistas, adquiridas en la Feria Internacional de Arte Contemporaneo ARCO, durante
los tres primeros anos de actividad de la Asociacion Coleccion Arte Contemporaneo
(A.C.A.C.), tras su constitucion en el afno 1987. Concretamente la A.C.A.C. inicia su
linea de adquisiciones en febrero de 1988 en ARCO y continta incorporando nuevas
obras en afnos sucesivos, hasta 2013 en el que se realizan las ultimas compras. A
través de ésta labor de coleccionismo la A.C.A.C. ha logrado reunir una Coleccién
gue permite el seguimiento de los principales artistas y tendencias del arte espafol de
los siglos XX y XXI en Espafia.

La importancia de la creacién de una Feria de Arte Contemporaneo de caracter
internacional en Espafia a principio de los afos 80, anos de cambios politicos y
culturales, es el origen de ésta muestra. Desde 1982 ARCO ha logrado cambiar el
panorama artistico contemporaneo, pero sobre todo se ha convertido en un lugar de
encuentro, tras mas de 35 ediciones.

El nUmero de obras adquiridas por la A.C.A.C. en dicha feria es elevado y por razones
de espacio ha sido necesario realizar una seleccién, en éste caso mostrando las
adquisiciones correspondientes a las ediciones de ARCO 88, 89 y 90, con el objetivo
de analizar tras treinta afos, qué obras se presentaban al publico como las propuestas
mas novedosas y que actualmente se han convertido en valores consolidados. Obras
de artistas del nivel de Fermin Aguayo, Andreu Alfaro, Eduardo Arroyo, Txomin
Badiola, Miquel Barceld, Miguel Angel Campano, Francisco Farreras, Juan Genovés,
Manolo Valdés y Salvador Victoria.

La exposicion se podra visitar hasta el domingo 5 de mayo, siendo la entrada gratuita.

BIOGRAFIA DE LOS ARTISTAS

Fermin Aguayo
Sotillo de la Ribera, Burgos, 1926-Paris, 1977

De formacién autodidacta, abandona la figuracion para desarrollar una abstraccion postcubista. En 1947
es miembro fundador, junto a Santiago Lagunas y Eloy Laguardia, del Grupo Pértico de Zaragoza, pionero
en Espafa en desarrollar la abstraccion. En 1952, ya disuelto el grupo, se traslada a vivir a Paris,
realizando alli sus primeras exposiciones individuales. Su pintura suaviza el gesto expresionista y se hace
mas reflexiva.



Trabaja con empastes de color que crean una trama dindmica en los paisajes de esos afios. A partir de
1958, su pintura va evolucionando hacia la figuracion. Entre 1962 y 1965 realiza su serie Ateliers, en la
que dominan escenas del lugar de trabajo con un sentido espacialista en el que las figuras se sitian con
una tension espiritual interior que llena estas obras de misterio, enfatizado también por una técnica de
grandes pinceladas rectas borrosas, que apenas definen unos cuerpos. Esta etapa sera también rica en
bodegones.

Andreu Alfaro
Valencia, 1929-2012

De formacion autodidacta, Alfaro se educa en una ambiente culto y progresista que potencid sus
inquietudes artisticas. Sin embargo, su actividad como escultor se manifesté tardiamente, realizando
primero dibujos y pinturas. En 1958 viaja a Bruselas y Paris, a cuyo regreso pinta gouaches abstractos y
realiza unas primeras esculturas con alambre y hojalata. En ese mismo afio es miembro fundador del
valenciano Grupo Parpall6é junto al critico Vicente Aguilera Cerni y los artistas Doro Balaguer, Salvador
Soria, Monjalés y Martinez Peris. Mdas tarde se unirdn Eusebio Sempere y José Maria de Labra, llevando a
cabo exposiciones conjuntas y promocionando publicaciones como la revista “Arte Vivo”. En los primeros
anos sesenta Alfaro se inscribe en el llamado Movimiento de Arte Normativo desgajado de Parpalld, y
desarrolla entonces su escultura en el marco de la tradicién constructivista y racionalista, derivada de la
vanguardia rusa y de Oteiza, contraria al informalismo todavia vigente. Alfaro opta por el empleo de
materiales industriales, buscando plasmar con ellos formas esenciales de apariencia minimalista. De 1972
son sus primeras Generatrices, en las que emplea formas curvas tridimensionales. El Primer Premio del
concurso de escultura del Colegio Aleman de Valencia le proporciona la oportunidad de crear su primera
escultura monumental, que mas tarde realizara también en Valencia como simbolo de la Generalitat
(1978), y en el Museo de Escultura al Aire Libre de Madrid, en 1980. En este afno se le concede el Premio
Jaume |, y en 1981 el Premio Nacional de Artes Plasticas. Desde 1980 Alfaro emplea no sélo el aluminio de
sus obras anteriores, sino también el marmol y el hierro, trabajando frecuentemente en series: Homenaje
a los manieristas (1980), EI Cuerpo Humano (1985), o la de 1990 dedicada a Goethe. En 1995 es
seleccionado, junto a Eduardo Arroyo para representar a Espafia en la Bienal de Venecia. En sus ultimas
obras reflexiona sobre el paisaje tomando como tema principal los Alpes. De formacion autodidacta,
Alfaro se educa en una ambiente culto y progresista que potencié sus inquietudes artisticas. Sin embargo,
su actividad como escultor se manifestoé tardiamente, realizando primero dibujos y pinturas. En 1958 viaja
a Bruselas y Paris, a cuyo regreso pinta gouaches abstractos y realiza unas primeras esculturas con
alambre y hojalata. En ese mismo afio es miembro fundador del valenciano Grupo Parpallé junto al critico
Vicente Aguilera Cerni y los artistas Doro Balaguer, Salvador Soria, Monjalés y Martinez Peris. Mas tarde se
uniran Eusebio Sempere y José Maria de Labra, llevando a cabo exposiciones conjuntas y promocionando
publicaciones como la revista “Arte Vivo”. En los primeros afios sesenta Alfaro se inscribe en el llamado
Movimiento de Arte Normativo desgajado de Parpallé, y desarrolla entonces su escultura en el marco de la
tradicion constructivista y racionalista, derivada de la vanguardia rusa y de Oteiza, contraria al
informalismo todavia vigente. Alfaro opta por el empleo de materiales industriales, buscando plasmar con
ellos formas esenciales de apariencia minimalista. De 1972 son sus primeras Generatrices, en las que
emplea formas curvas tridimensionales. El Primer Premio del concurso de escultura del Colegio Aleman de
Valencia le proporciona la oportunidad de crear su primera escultura monumental, que mas tarde realizara
también en Valencia como simbolo de la Generalitat (1978), y en el Museo de Escultura al Aire Libre de
Madrid, en 1980. En este afio se le concede el Premio Jaume I, y en 1981 el Premio Nacional de Artes
Plasticas. Desde 1980 Alfaro emplea no sélo el aluminio de sus obras anteriores, sino también el marmol
y el hierro, trabajando frecuentemente en series: Homenaje a los manieristas (1980), El Cuerpo Humano
(1985), o la de 1990 dedicada a Goethe. En 1995 es seleccionado, junto a Eduardo Arroyo para
representar a Espafia en la Bienal de Venecia. En sus ultimas obras reflexiona sobre el paisaje tomando
como tema principal los Alpes.

Eduardo Arroyo
Madrid, 1937

Licenciado en Periodismo en 1957, Arroyo decide trasladarse a Paris al afio siguiente para desarrollar su
vocacion de escritor. En contacto con el exilio espafiol, afianza una actitud de oposicion al régimen
franquista que se manifestara repetidamente en su obra. Lector en la Escuela Superior de comercio,
empieza a pintar, presentando un cuadro en el Salén de Pintura Joven de 1960. Al afio siguiente la galeria
Claude Levin le encarga una exposicion individual donde ya queda patente su actitud de provocacioén, al
centrar su figuracion critica, derivada del pop, en retratos de miembros de los estamentos militar y
religioso. En 1963 volvié a presentar retratos de dictadores que provocaron la protesta oficial del gobierno
de Franco, que censurd y clausuré la exposiciéon individual que iba a tener lugar en Madrid. En 1964 da
inicio a su rechazo de figuras paradigmaticas del arte del siglo XX con su colaboracién con Aillaud y
Recalcati, poniendo en cuestién la obra de Marcel Duchamp. Mas tarde hara lo propio con Miré en su serie
Mir6 rehecho (1966-67). En 1965, Arroyo responde a los fastos de los 25 afios de Paz con una exposicién
del mismo titulo en la que se manifiesta su postura critica, que le valdrd la detencién y expulsion de
Espafia en 1974, obteniendo el estatuto de refugiado politico en Francia. Esta condicion de exilio estara



siempre presente en su obra plastica y literaria, y en sus series dedicadas a Blanco White y Angel Ganivet.
En 1976 le es restituido el pasaporte espafiol, y desde entonces su proyeccién internacional ya afianzada
encuentra un cierto eco en Espafa, donde en 1982 se le concede el Premio Nacional de Artes Plasticas. Al
ano siguiente, el gobierno francés le otorga el titulo de Caballero de las Artes y las Letras. Desde finales
de los ochenta, Arroyo trabaja también en el campo de la escultura, en el que destacan sus figuras
femeninas y sombreros. Aunque no deja de trabajar en sus series, ahora sobre el Ulises de Joyce y la
titulada El Camarote de los Hermanos Marxistas. En 1995 su obra, junto con la de Andreu Alfaro,
represento a Espafia en la Biennale di Venenzia.

Txomin Badiola
Bilbao, 1957

Coincidiendo con su formacion en la Facultad de Bellas Artes de Bilbao, a finales de la década de los
setenta desarrolla una pintura de estética reduccionista, pronto sustituida por una escultura de filiacién
minimalista que, a partir de la seriaciéon, le permite desplazarse desde la exploracion estructural al analisis
de la capacidad significante de la forma, extremos de una investigacion sobre la escultura contemporanea
en la que coincide con otros integrantes de la llamada Nueva Escultura Vasca como Peio Irazu o Angel
Bados. Esta linea de trabajo le lleva en la primera mitad de los anos ochenta, en la que expone
regularmente en su ciudad natal, a un descenso hasta sus fuentes plasticas, que sintetiza en el
suprematismo - el Cuadrado negro sobre fondo blanco de Malevich y los Prouns de El Lissitsky
fundamentalmente- y en Jorge Oteiza cuya influencia se extiende hacia otros ambitos de lectura
sociocultural y antropoldgica. Centrado en el hierro, busca la disoluciéon del caracter objetual de sus obras,
sirviéndose tanto de un uso metaférico de estructuras funcionales como la mesa o la silla, como de una
clave deconstructiva, que desplaza el objetivo ultimo del proyecto creativo al proceso, en una postura que
denota la influencia intelectual de Barthes, Foucault o Derrida. Este periodo ofrece un primer resumen en la
serie Cabinet 0’10, base de su primera individual madrilefia, en un afo, 1987, clave en su trayectoria, al
coincidir con su comisariado de la antologica que sobre Jorge Oteiza (Propdsito Experimental) produce La
Caixa y con la renuncia a su actividad docente, iniciada en 1982, antesala de su estancia en Delfina Studios
de Londres, donde permanece a lo largo de 1988. Alli concibe una nueva serie de estructuras cubicas
desnudas y exentas, reducidas a estereotipos reproducibles en cadena, tratadas con una capa de pintura
plana empleada conscientemente como un elemento para llamar la atencion del espectador. Paralelamente,
regresa al dibujo y la pintura, medios con los que comienza a introducir aspectos ligados con su
experiencia diaria en su obra, y que tienen su continuacion en la serie M.D., realizada ya en Nueva York,
donde reside a partir de 1990, y donde inicia una revision de su lenguaje. Interesado en los conceptos de
repeticion y multiplicidad, insiste en la transformacién metaférica de los iconos suprematistas, a la vez que
procede a una relectura de su propia obra, que cambia de escala o material -sustituye el hierro por la
madera-, cuando no la emplea como base fisica de nuevas realizaciones, intensificando anteriores
procesos de hibridacién para los que sigue empleando sillas, tomadas de la historia del disefio, y mesas o
pupitres, en disposiciones de dificil compatibilidad espacial y estructural, alegorias de lectura social en
clave de presencias y ausencias de lo humano. A la par diversifica sus medios de expresion, introduciendo
una dimension arquitectdénica a sus construcciones que, paraddjicamente, niegan la expresion de un
espacio explicito, e incrementando el uso del dibujo y la fotografia. Estas tendencias pasan a ocupar el
primer plano de su produccién en los afos centrales de la década, destacando la exposicién que celebra en
1995 en Madrid (Cuatro historias de mentira y agitacidén), en la que presenta una serie de obras en las que
interrelacionan dispositivos espaciales con sonidos y fotografias de gran formato, en un tratamiento
escenografico que no oculta una renovada voluntad de desarrollar la capacidad narrativa de sus obras, que
cambian de contenidos, ahora tefiidos de un denso tinte socioldgico, a la par que biografico. Aunque
utilizado con anterioridad a su regreso a Espafa en 1998, la introduccién del video en los ultimos afos
intensifica su tendencia hacia la hibridacion, ahora de planos que yuxtaponen la realidad, el suefio y el
deseo, aspecto de progresiva importancia en sus construcciones, de desarrollo discontinuo y en cierto
modo laberintico, en una estrategia intencionada que persigue la integracion del espectador, considerado
como el dltimo garante de la multiplicidad semantica de la obra.

Miquel Barcelo
Felanitx, Mallorca, 1957

Su formacion artistica arranca en 1974 con su ingreso en la Escuela de Artes y Oficios de Palma de
Mallorca, que abandona al afio siguiente para asistir brevemente a la Escuela de Bellas Artes de Sant Jordi
de Barcelona. Paris y un marcado espiritu autodidacta hacen del Art Brut, Klee, Fontana y Rotkho sus
primeras referencias pictoricas, aunque sus inicios plasticos se inscriben en la corriente conceptual,
dentro de las acciones del grupo Taller Lunatic de Barcelona. Bajo su influencia hay que leer la individual
Cadaverina 15 (Museo de Palma de Mallorca, 1976), cajas con diferentes tipos de materia organica en
proceso de putrefaccion, en una alusién al cambio y la metamorfosis, temas con los que experimenta en
sus primeras series pictoricas, de 1978, en las que combina materiales organicos y pictéricos alterados
por la acciéon de los agentes atmosféricos. Tras su segunda estancia parisina, se siente especialmente
atraido por la pintura barroca y la obra de los expresionistas abstractos norteamericanos, influencias que
penetran en su pintura a través de la adopcién del dripping y la aparicion de las primeras alusiones



figurativas. A su primera individual en el extranjero -Galerie Axe Art Actuel de Toulouse-y su inclusién en
la colectiva Otras figuraciones, celebrada en la sede madrilefia de La Caixa, sucede su participacion en la
Documenta VIl de 1982, donde coincide, entre otros, con Basquiat y Keith Haring. Su obra, en linea con el
neoexpresionismo y la transvanguardia del momento, indaga en los elementos sintacticos de la propia
pintura -composicion, perspectiva, la luz...-, enmascarados tanto en temas de profunda raigambre cultural
-bibliotecas, museos (el Louvre esencialmente), el cine, la figura del artista-, como en otros de indole mas
metaférica -animales, cocinas, sopas-, en un proceso que formalmente funde referencias tomadas de
Caravaggio, Tintoretto, Courbet o Picasso. En 1983 inicia un periplo vital que le lleva a Napoles, el
Algarve, Paris vy, finalmente, Nueva York, donde, en 1986 tiene lugar su primera individual en Leo Castelli,
coincidiendo con la concesioén por parte del Ministerio de Cultura del Premio Nacional de Artes Plasticas, y
el inicio de un momento de transicién en su pintura que, centrada en la luz, comienza a desprenderse del
componente matérico. Esta tendencia se hace explicita tras su primera estancia en Mali en 1987, donde
acapara multitud de apuntes en forma de notas, esbozos y dibujos que a partir de 1988, ya en Europa,
traslada a grandes formatos. En ellos desaparece el universo culturalista, desplazado por una personal
pintura de paisaje, de una claridad y planitud cromatica y compositiva abrumadoras, en la que se atenla
lo narrativo, sustituido por una carga mas conceptual y espiritual no exenta de lirismo. Paris, Mallorca y
Mali se convierten en sus centros de actividad que, en los primeros afios noventa experimenta un proceso
de amplia diversificacion. Ya en 1990 realiza la escenografia para El retablo de Maese Pedro de Manuel de
Falla (Opera Comique de Paris); en 1992, se exhiben sus primeras esculturas en bronce; a partir de 1995
trabaja sistematicamente con el barro y la terracota, materiales en los que modela animales, totems,
craneos, vanitas, en un tratamiento estrictamente tridimensional de las alusiones recurrentes en toda su
carrera a la temporalidad, el tiempo, el cambio y la muerte. Todo ello sin desatender la actividad pictérica,
de un amplio registro tematico al que se incorporan Tauromaquias, el retrato, que progresivamente se
convierte en uno de los medios en los que recupera la formalizacion matérica y en el que alcanza mayor
maestria plastica, y, finalmente, la naturaleza, interpretada a través de su experiencia africana, aunque en
series recientes atiende otros territorios, como el mundo submarino, donde retoma sus
experimentaciones con superficies en relieve.

Miguel Angel Campano
Madrid, 1948-2018

Abandona la carrera de Arquitectura para cursar Bellas Artes, primero en Madrid y, posteriormente, en la
Escuela de San Carlos de Valencia. A comienzos de los afios setenta pasa de unas primeras experiencias
automaticas a una obra de corte constructivista y geométrico, vinculado a la abstraccién de Torner y
Teixidor. En 1974 se traslada a Paris, donde permanece hasta 1977, ciudad en la que descubre el
expresionismo norteamericano, que influye en los grandes formatos de sus obras de la segunda mitad de
la década. Un espiritu sintético de un amplio muestrario de lenguajes de expresién artistica, y no solo
plastica, que se rastrea en su manera de afrontar la pintura ya desde estas primeras etapas se hace
evidente en su primera serie Voyelles (Vocales), presentada en 1980 -afo en que regresa a Paris- donde
fusiona la pintura de accién norteamericana con referencias literarias, provenientes de la poesia de
Rimbaud. Aunque recurre a ella nuevamente en 1983 con la segunda serie de Voyelles, el eje de su
produccion a lo largo de los ochenta va a ser la tradicion pictérica francesa, que centra en Cezanne,
Delacroix y Poussin. En un primer ciclo, al que pertenece obras como Mistral, Bacanal o la interpretacion
de El Diluvio de Poussin se hace patente un giro hacia postulados mas narrativos, con la aparicion de
motivos figurativos. Una aproximacién mas vivencial a la practica pictorica -el plenairismo- y una clara
intencién por experimentar con los géneros -el paisaje o la naturaleza muerta-, abre una linea que le lleva
a un sistematico analisis de la herencia cezanniana, que culmina con las amplias series de reminiscencias
impresionistas que lleva a cabo a lo largo de de 1986 en el valle del Soller en Mallorca (Natures Paysages,
Nature Morte). La dualidad abstraccion-figuracion y el mantenimiento de un lenguaje gestual se mantienen
en las primeras obras basadas en la pintura de historia -Los naufragios, Omphalos, La Catedral-. Su
interpretacion de La Grappa (1986) supone un paso intermedio en la instrumentalizacion que hace de la
serie de Las cuatro Estaciones de Poussin en su cada vez mas nitido propdsito de analizar la legitimidad
de la pintura y determinar las reglas y pautas de funcionamiento y construccion de los lenguajes
pictéricos en la modernidad, que tiene su cenit en la vasta serie que, aunque apuntada en 1986, realiza
fundamentalmente entre 1989 y 1992 basada en Ruth y Boot (El verano), que le conduce a una plastica
esquematica en su definicién formal, espacial y cromatica, experimentacion en la que también hay que
incluir sus collages y obras sobre papel y grandes formatos. Abre paso, con ello, a nuevas series en los
primeros afos noventa, pinturas de negros y blancos en las que juega con formas geométricas sobre
grandes formatos que trata de modo fragmentario, en una plastica de inequivoca vocacion abstracta y
sintética, que complica con la irrupcion de polipticos con los que investiga acerca de conceptos como el
proceso, el transito o el tiempo. Tras su primer viaje a la India (1994), intensifica sus juegos geométricos,
que ahora complementa con una mayor profusion de elementos y composiciones ornamentales, que van a
derivar hacia composiciones sinuosas y laberinticas, plasmacién de una pintura que versa sobre la
capacidad de percepcién y experimentacion del silencio y el vacio, en un giro espiritual y mistico que
prosigue en su serie Plegarias, pintada poco después de la concesion del Premio Nacional de Artes
Plasticas en 1996. Una compleja serie de mdas de 3000 pequefios cuadros de motivos circulares que
combina a modo de instalacién constituye su ultima obra de negros y blancos antes de la reintroduccion
ese mismo afo del color, a través de potentes fondos monocromos sobre los que plasma grandes dibujos
lineales en negro. Poco después sustituye éstos por amplias estructuras reticulares que ordenan el primer



plano (Andantino, 2001), motivos que decoran las telas que directamente emplea en sus Sudarios (2001) y
sobre las que traza una pintura gestual y espontanea elaborada con cenizas y pigmentos, en un juego
alusiones a la muerte.

Francisco Farreras
Barcelona, 1927

En 1940 se traslada con su familia a Murcia, donde inicia estudios de pintura con Antonio Gémez Cano,
que continda en Santa Cruz de Tenerife con Mariano Cossio. Ya en Madrid, en 1944 ingresa en la Escuela
de Bellas Artes de San Fernando. Prolonga sus estudios artisticos en 1949 con un curso sobre pintura
mural impartido por Ramoén Stolz. De temadtica diversa, en la que se incluyen paisajes urbanos y
bodegones, la figuracién de sus primeros afos presenta una clara vocacion geométrica, heredera de
ciertos planteamientos estéticos de raiz cubista. Viaja a Paris en 1952, aiio en que es seleccionado para la
| Bienal Hispanoamericana de Arte (Madrid) y en el que, igualmente, presenta su primera individual en la
Galeria Biosca, a través de la cual frecuenta a los pintores informalistas que después integraran El Paso. En
1954 obtiene una beca del Instituto Francés que le lleva nuevamente a Paris, donde reside en el Colegio
de Espafa. Es un momento en el que su pintura comienza un proceso de esquematizacion, acompanado
de una mayor austeridad en sus gamas cromaticas, reducidas a negros, blancos y grises. De nuevo en
Espafa realiza diversos encargos de gran formato para iglesias e instituciones oficiales, en los que
colabora con Miguel Fisac y José Luis Sanchez, aunque no abandona su pintura, que a partir de 1955 se
resuelve en términos plenamente abstractos, y que tiene ocasion de presentar en una nueva individual en
Biosca, asi como en su participacion en el | Salon de Arte Abstracto del Instituto Iberoamericano de
Valencia. En 1958 toma parte en la XXIX Bienal de Venecia, en la que la representaciéon espafola halla un
amplio reconocimiento internacional. Su obra se vuelve mas densa, con un mayor protagonismo matérico
propiciado por el uso de arenas y polvo de marmol, en un proceso de experimentacion que le lleva al
descubrimiento de las posibilidades plasticas del papel de seda. Se abre de esta manera una nueva etapa
en su trayectoria artistica, caracterizada por el desarrollo de una técnica de collage en la que la carga
matérica se combina con juegos pictéricos de veladuras y transparencias provenientes de la relacion entre
soporte y papel. Toma parte en las exposiciones itinerantes que en estos afios organiza el Departamento
de Relaciones Culturales del Ministerio de Asuntos Exteriores a través de Europa y América. En 1963 se
instala en Nueva York, donde permanece por espacio de dos afios como director artistico de montajes de
las exposiciones del Spanish Trade Center. En 1966 regresa a Madrid, aunque realiza frecuentes viajes por
Europa y Sudamérica. A finales de los afios sesenta su paleta cromatica comienza a aclararse, a la par que
introduce elementos de caracter figurativo en sus cuadros, con una marcada intencién expresiva,
procedentes de trozos de carteles y otros papeles impresos. Ya en los setenta sus obras experimentan
una significativa ampliacion en sus formatos, en una tendencia que tiene su maximo exponente en el
mural-collage que acomete en 1982 para el madrilefio aeropuerto de Barajas, y tras el cual comienza a
abandonar las superficies planas para adentrarse en una produccion de naturaleza mas volumétrica que le
lleva a los coudrages, contrachapado relleno de gomaespuma y cubierto con tela cosida, primer paso para
sus primeros relieves en madera, técnica y soporte en los que centra basicamente su produccién a partir
de 1988, y con las que acomete gran niumero de encargos publicos de gran formato, en una actividad que
complementa con su presencia regular en ferias internacionales como las de Chicago, Colonia o Frankfurt.

Juan Genovés
Valencia, 1930

Estudia en la Escuela de Bellas Artes de San Carlos, en Valencia. En los afios cincuenta se integra en los
grupos artisticos Los Siete (1950) y Parpallé (1956) y mas tarde, junto con ). Jardiel, F. Mignoni y G.
Orellana, en el grupo Hondo (1961). En 1959 recibe una beca y viaja a Francia, Bélgica y Holanda. Su obra
pictorica se enmarca en la linea del realismo de caracter social desarrollado por Estampa Popular, aunque
mas proximo al pop critico del Equipo Cronica. Sin embargo, Genovés desarrolld un lenguaje muy
particular dentro de un realismo de denuncia social de la represion. Empleando técnicas de los
massmedia, presenta colectividades andnimas que huyen de alguna amenaza, latente o explicita. Este tipo
de representaciones, desarrolladas principalmente en los sesenta y setenta, daran paso en los ochenta a
imagenes de ciudades vacias, plasmadas con sorprendente realismo. Sus gamas cromaticas frias y la
sensacion de inquietante vacio se volveran a poblar en su obra reciente con pequenas figuras perdidas en
espacios desolados, observadas a vista de pajaro. Entre sus premios destacan la Mencién Honorifica de la
XXXIII Bienal de Venecia de 1966, la Medalla de Oro de la VI Bienal Internacional de San Marino (1967) y el
Premio Marzotto (1968). En 1984 se le concede el Premio Nacional de Artes Plasticas.

Manolo Valdés
Valencia, 1942

Ingresa en 1957 en la Escuela de Bellas Artes de San Carlos de Valencia. En 1962 presenta su obra en la
sala Nebli, y en agosto participa en la muestra itinerante por Italia “Espafia libre”, en la que entabla
amistad con el también pintor Rafael Solbes. Sera a raiz de este encuentro cuando se configure el Equipo



Crbnica en 1964. Hasta la muerte de Solbes en 1981, Valdés pinta en asociacion con éste, pero al
desaparecer el Equipo Cronica, inicia su obra personal en principio con las claves pop del Equipo, para
desarrollar luego otro tipo de obra. Se ha ido apartando de la critica social y politica del Equipo Crénica,
aunque conserva en su obra individual el sistema de “apropiaciones” de obras ajenas, generalmente de las
vanguardias. En 1982 comienza a realizar esculturas, entre las que destacan las variantes de la Reina
Mariana de Austria, segun la imagen de Velazquez. En 1989 Valdés da un paso definitivo en la separacion
del antiguo estilo del Equipo Croénica. Tomando como referencia central una Unica figura humana, repasa
la historia del arte y selecciona imagenes de los grandes maestros, de Rubens a Velazquez, y de Van Eyck
a Matisse. La materia es lo que va a caracterizar estas obras, y a concentrar su fuerte sentido expresivo.
Utilizando telas gruesas de arpillera, brea, collages y fuertes empastes, logra una expresividad un tanto
barroca. En los uUltimos afios ha utilizado también imagenes arquetipicas de la civilizacién contemporanea.
En 1983 se le concede el Premio Nacional de Artes Plasticas.

Salvador Victoria
Rubielos de Mora, Teruel, 1929-Alcald de H., 1994

En plena guerra civil se traslada con su familia a Valencia, donde estudia en la Escuela de Bellas Artes de
San Carlos. Marcha después a Madrid, donde prosigue estudios en la Escuela de San Fernando. En 1956 se
traslada a Paris, donde rompe con la figuracion anterior y aborda una pintura abstracta, incorporandose a
la tendencia del informalismo matérico. Realiza una exposicion conjunta con Balaguer, Joaquin Ramo y
Sempere en el Colegio de Espafa, donde obtiene el premio de pintura de la Ciudad Universitaria y una
beca del Ministerio de Educacién al afio siguiente. Es entonces cuando se inicia su relacién profesional con
Juana Mordd, en cuya galeria expondra desde entonces. Funda el Groupe Tempo con Gentry, Kaner,
Sornum y Nicolaus, y en 1960 es seleccionado para la XXX Bienal de Venecia. En 1964 regresa a Espafa,
donde la Fundacién Juan March le concede una beca. Junto a Luis Caruncho, José Caballero y Alvaro
Delgado funda el grupo Ruedo Ibérico, de tendencia critica y opositora al régimen franquista. Desde 1979
es profesor en la Facultad de Bellas Artes de Madrid. A su vuelta a Espafia se produce un giro en su obra
que, sin abandonar la abstraccion, deja el informalismo y busca una depuracién formal, ordenando el
espacio del cuadro con formas regulares, circulos y esferas en las que emplea el collage y que, con sus
gamas complejas de color, evoca mundos astrales. Salvador Victoria muere en Alcala de Henares en 1994.



